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La construcción de la identidad artística. Una mirada a los factores que 
influyen en el mundo interno del artista plástico 
The construction of artistic identity. A look at the factors influencing the 
inner world of the artist. 
RESUMEN 
 
El presente trabajo trata acerca de la influencia de la historia de vida, la formación académica y los 
referentes como el erotismo y el cuerpo en la construcción de la identidad artística. El Objetivo 
fundamental es trazar un breve recorrido sobre la trayectoria artística y vivencial del autor revisando 
sus obras durante su formación académica, relacionándolo con su historia de vida y la importancia 
que este atribuye a la corporeidad y las formas orgánicas.  La hipótesis plantea que la identidad de 
cada uno de los artistas plásticos variará según su ideología y según la persona misma, Si bien en el 
proceso de construcción de la identidad, los códigos técnicos de escultura juega un papel destacado y  
además  el movimiento creativo con su heterogeneidad aporta una imagen del significado de ser o no  
artista plástico a fin de cuentas es  cada individuo quien la incorpora a su propia identidad según su 
propia evolución particular.  La metodología toma en cuenta dos factores interrelacionados: la 
historia de vida y el análisis de la literatura erótica implícita en la obra final con la que se concluye la 
formación como artista plástico. La conclusión general se refiere a una reflexión personal sobre el 


















The construction of artistic identity. A look at the factors influencing the 
inner world of the artist. 
ABSTRACT 
 
This paper focuses on the influence of life history, academic training and references as eroticism and 
the body in the construction of artistic identity. The main objective is to draw a brief on the 
experiential and artistic career of the author reviewing his works during his academic training, 
relating his life story and the importance it attaches to corporeality and organic forms. The hypothesis 
is that the identity of each of the artists will vary depending on their ideology and according to the 
same person, while in the process of construction of identity, technical codes of sculpture plays a 
leading role and also the creative movement with its heterogeneity has an image of the meaning of 
being or not artist ultimately is each individual who incorporates it into its own identity according to 
its own particular evolution. The methodology takes into account two interrelated factors: the history 
of life and the analysis of erotic literature implied in the final work that concludes the training as an 
artist. The general conclusion refers to a personal reflection on the own work, emphasizing the 















En esta investigación del organicismo se pretende hacer un análisis de las formas orgánicas en el arte, 
mis proyectos escultóricos que he realizado en madera, piedra y metal, son realizadas con formas y 
volúmenes orgánicas. Estas nuevas tendencias nace en el siglo XX, uno de los principales 
representantes de este estilo es Pablo Picasso, Contantin Brancusi, quienes se podría decir que fueron 
los primeros en la apropiación de esta influencia o arte abstracto. 
 
En este siglo las nuevas corrientes en la escultura evolucionan en todos los niveles como en lo técnico, 
representacional material, el objeto escultórico tiene mucha relevancia con lo que se refiere al estudio 
del vacío. El cubismo de Cezanne se basa en la naturaleza, la cual se puede descomponerse en 
cilindros, cubos y esferas, también hay importancia con los volúmenes cóncavos y convexos. En 1912 
– 1917 este movimiento se internacionaliza, el interés del cubismo abrió paso a la atracción e inicio el 
camino hacia otra temática que no fuera la figura tradicional de antes. 
 
“El alma del fuego a través del tiempo y espacio “, se presenta como tema, luego de que durante el 
proceso académico el trabajo se ha reflejado en las formas orgánicas, por lo que el deseo de 
involucrarse en el tema aumenta. El  gusto personal crece cuando se despertó en el artista el deseo por 
aprender la escultura. Tanto más si cuando se acceden a las técnicas del manejo de la madera, piedra y 
metal, se presenta el estilo propio de las formas orgánicas. Eso es una poderosa preocupación y  afán 
para introducirse en este estilo para la interpretación de un trabajo subjetivo, a través del cual se 
manifiesta el deseo de expresar un sentir silencioso, tanto más si el artista en una de las personas a la 
cual le cuesta demostrar sus sentimientos ante los individuos por medio de la palabra: El hecho de 
expresarse por medio del arte lo hace ser una persona más sensible ante lo que le rodea. 
 
Además se propone la hipótesis de que la identidad de cada uno de los artistas plásticos variará según 
su ideología y según la persona misma, Si bien en el proceso de construcción de la identidad, los 
códigos técnicos de escultura juega un papel destacado y  además  el movimiento creativo con su 
heterogeneidad aporta una imagen del significado de ser o no  artista plástico a fin de cuentas es  cada 












La actualidad de temas relacionados con el medio ambiente, su importancia, social, económica, no deja 
indiferente a los artistas que no dejan de reflejar todo ello en sus obras entre ellos Gyorgy Kepes 
(1978) que  habla del.... rol del  artista  en  la  educación  del  público  para  comprender nuestra 
situación ecológica y cómo el artista puede servir para renovar el sentido de un feliz equilibrio entre 
el hombre y su ambiente… (p. 34) 
 
Muchos artistas han hecho énfasis en la importancia del aspecto ecológico. Obras como las de J. 
Beuys, de gran alcance político y social, refrescan la memoria de esa relación maltratada. El arte vine 
operando como instrumento regulador de las relaciones entre la naturaleza y el hombre. En el siglo xx 
el arte ofrece una variedad de formas para interpretar el mundo. La importancia de la naturaleza desde 
la visión de varios artistas muestra que el artista se siente parte de ella y toma ciertos elementos para su 
expresión artística. (Cano Vidal 2006: 13-14) 
 
En distintos países ofrece varias denominaciones Art Nouveau (Bélgica y Francia) Modern Style 
(países anglosajones), Jugenstil (Alemania y países nórdicos)
1
  En esta estética nueva  predomina la 
inspiración en la naturaleza y todos los adelantos que viene con el hierro, el cristal como fuente de la 
era industrial que el mundo vive queda atrás la arquitectura del hierro. En el Ecuador se ha realizado 
importantes publicaciones y exposiciones de la naturaleza como materia plástica de los expositores 
locales, ellos son referentes en cuanto al carácter interdisciplinar sobre el tema.   En estas muestras se 
                                                             
1El modernismo no sólo se dio en las artes mayores (pintura, escultura y arquitectura), sino también las artes 
menores, aplicadas o decorativas, en las artes gráficas y en el diseño de mobiliario, rejería, joyería, cristalería, 
cerámica, lámparas y todo tipo de objetos útiles en la vida cotidiana, incluido el mobiliario urbano, que pasó a 




tocan temas que van desde el carácter exótico en la naturaleza y la importancia que ella ha tenido y 
tiene en nuestro acercamiento a la misma. 
 
También existen  algunas líneas de trabajo en ese sentido en la Facultad de Artes, carrera de artes 
plásticas de donde se realizan exposiciones y se incorpora en el pensum académico su incorporación 
como fuente de inspiración dentro del proceso creativo del estudiante en formación. 
1.2 Definiciones  conceptuales importantes 
1.2.1 El  expresionismo y las formas orgánicas 
 
El expresionismo suele ser entendido como la deformación de la realidad para expresar de forma más 
subjetiva la naturaleza y el ser humano, dando primacía a la expresión de los sentimientos más que a la 
descripción objetiva de la realidad. 
 
El expresionismo surgió como reacción al impresionismo: así como los impresionistas 
plasmaban en el lienzo una “impresión” del mundo circundante, un simple reflejo de los 
sentidos, los expresionistas pretendían reflejar su mundo interior, una “expresión” de sus 
propios sentimientos. Así, los expresionistas emplearon la línea y el color de un modo 
temperamental y emotivo, de fuerte contenido simbólico. Esta reacción frente al 
impresionismo supuso una fuerte ruptura con el arte elaborado por la generación precedente, 
convirtiendo al expresionismo en un sinónimo del arte moderno durante los primeros años del 
siglo XX (Dempsey, 2008:15) 
 
 
El expresionismo no fue un movimiento homogéneo, sino de gran diversidad estilística: hay un 
expresionismo modernista (Munch), fauvista (Rouault), cubista y futurista (Die Brücke), surrealista 
(Klee), abstracto (Kandinski), etc. Aunque su mayor centro de difusión se dio en Alemania, también se 
percibe en otros artistas europeos (Modigliani, Chagall, Soutine, Permeke) y americanos (Orozco, 
Rivera, Siqueiros, Portinari). En Alemania se organizó principalmente en torno a dos grupos: Die 
Brücke (fundado en 1905), y Der BlaueReiter (fundado en 1911), aunque hubo algunos artistas no 
adscritos a ningún grupo. 
Las formas orgánicas por el contrario son manifestación externa de las fuerzas interiores que 
las produjeron. Tales formas orgánicas son más o menos simples dependiendo de las fuerzas 
que las crearon, manifestando la tendencia general a la simplicidad (V.) de la naturaleza, 
simplicidad que resulta del orden de desarrollo o por haberse impuesto en tal desarrollo a las 







1.2.2 Uso de las formas orgánicas en las artes plásticas 
 
El uso de las formas  orgánica en las artes plásticas destaca junto a los grandes nombres como Moore, 
Brancusi, Giocometti o Arp dentro de corriente como el impresionismo o surrealismo. 
 
Las formas orgánicas son la formas con un aspecto más natural y un aspecto fluido y curvo son 
llamas formas curvilíneas. Por ejemplo las formas orgánicas de las formas de las hojas, plantas 
y animales. Los artistas utilizan las formas orgánicas y formas geométricas de diferentes 
maneras. Al intentar crear una pieza que parece natural, fluida, suave, pacífico, o calmante, las 
formas orgánicas son en general las formas de elección. Al intentar crear una sensación de 
caos, la ira, o la rigidez, se utilizan formas geométricas. (Ibid, 2012) 
 
Brancusi (1876), autor que con las obras sencillas pero sofisticadas prepararon el camino para la 
escultura moderna, para la abstracción, distanciándose de la escultura figurativa y considerados los 
padres de la escultura moderna.  
 
Gráfico 1. L'oiseaudansl'espace(1927) 
Técnica: bronce, pulido. 
 
Arp (1887) principal representante de la escultura surrealista cuya obra humaniza las formas abstractas; 
Giacometti (1901) quería introducir la perspectiva en la escultura disminuyendo el tamaño y utilizando 





Gráfico 2. Petitbuste de Diego sur colonne (1952) 
Técnica: bronce, pátina marrón oscura. 
Retrato de Diego, hermano del artista. Tema: la soledad. 
 
Finalmente destaca el trabajo de  Moore (1898) cuyo tema principal de sus obras es el desnudo 
femenino y, por ende, la mujer, la madre arquetípica, la tierra fértil. Moore se vio Influenciado por el 
surrealismo con sus ambigüedades, asociaciones y poder sugestivo. 
 
 
Gráfico 3. Quarter Figure: Lines (1980) 
Técnica. Bronce, pátina verde y marrón. 
Mujer como símbolo de fertilidad, de tierra. 
MOORE, Henry 
(ReinoUnido, 1898 - 1986) Three 
 




Con la eliminación de todos los atributos accesorios, evolucionó progresivamente hacia una mayor 
esencialidad formal para crear formas puras y elementales. En sus obras, Brancusi buscaba una belleza 
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pura y espiritual, expresada a través de sus figuras favoritas (el pájaro, el huevo, las cabezas femeninas) 
y resaltada mediante el pulido de los materiales (bronce, mármol y, ocasionalmente, madera). 
 
 
Gráfico 4. Obras Brancusi 
Fuente: Revista Arts on line Art Studio 
 
L’oiseaudansl’espace(Pájaro en vuelo) representa más el vuelo que el pájaro pues el animal está 
reducido en su forma sin alas ni plumas, sólo están presentes el cuerpo y la cabeza muy estilizados, que 
se convierten en algo abstracto(Artsstudio magazine, 2012) 
 
En este caso Brancusi sintetizó la forma orgánica hasta el punto de convertirla en algo abstracto en su 
totalidad, logrando una representación más conceptual que real. Trabajó en metal, piedra y madera. 
Buscaba la pureza de las formas,  mostrar el espíritu, lo inmaterial, lo permanente. Tal vez ello 
explique por qué muchas de sus esculturas presentan esas formas alargadas tan características, como si 
quisieran soltarse de sus pedestales y romper a volar, libres de toda atadura. 
 
Su influencia se destaca en  conceptos de la forma en escultura, pintura y diseño industrial. 
Desarrolla una simplificación extrema de la forma, inspirado en la escultura prehistórica y en la 
africana. A través de su obra vemos dos formas simples predominantes: el cilindro alargado y 
el huevo. El conceptualismo a través de la abstracción, con el cual impregnó sus creaciones, 
permitió el rompimiento del realismo de la escultura del siglo XIX, preparando así el terreno a 
los escultores abstractos del siglo XX. Fue pionero. Campos Rojas (2004) 
 
Brancusi reinvento la escultura cuestionando el proceso tradicional, el uso de materiales, y la relación 
entre arte y espacio, utilizaba mármol, madera o cemento para cumplir este propósito. Para este artista, 
la forma ideal para observar sus obras era en tamaño monumental. En su estudio ubicaba sus modelos 
de la manera en que debían ser vistas por el público, de hecho prefería mostrarlas en su lugar de 




Es tan difícil incluir a Brancusi en ninguna "escuela", entre otras cosas porque sus piezas son 
igualmente muy variadas. Podría hablarse de un expresionismo amparado en el primitivismo 
en sus primeras obras parisinas, y después en una abstracción escultórica. Por ello, obras como 
El beso se pueden considerar precedente de la escultura orgánica, y las posteriores de 
cualquiera de las sucesivas propuestas abstractas. Aunque tampoco quiere decir que pueda 
confundírsele con los objetivos de otras tendencias, porque al contrario que el Cubismo o el 
Futurismo, sus piezas buscan más la estabilidad que el dinamismo, las composiciones cerradas 
sobre las abiertas, y una monumentalidad clásica podríamos decir, que precisamente evitaban 
estas otras tendencias. Martìnez Buenaga (2012) Crítica a Brancursi Revista Colectivos para la 
renovación de Historia del Arte.(El poder de la palabra, 2010) 
 
 
La columna sin fin”, “La puerta del beso” y “La mesa del silencio” son las obras presentadas como las 
más representativas de este autor en los distintos recorridos que se hacen a los turistas en Rumania de 
donde era oriundo; Brancusi liberó a la escultura del realismo del siglo XIX y preparó el terreno para 
los escultores abstractos del siglo XX. 
Alberto Giacometti 1901-1966 
Sus obras se caracterizan por figuras rígidas y frontales, simbólicamente aisladas en el espacio. En 
estas creaciones que representan la soledad y el aislamiento del hombre fueron la traducción plástica de 
la crisis existencialista que aquejó a la sociedad occidental tras el fin de la Segunda Guerra Mundial. 
 
Gráfico 5. Obras  Giacometti 
     Fuente: El poder de la palabra sitio web 
 
Con la obra La Bola suspendida (1931),  incursiona en el surrealismo  que parte desde la exploración 
del universo interior (los sueños, la locura, las experiencias hipnóticas) hasta el descubrimiento del 
universo real o inventado de los objetos. 
 
El abandono del surrealismo y la vuelta al arte figurativo constituyen el preludio de la llegada de 
Giacometti a su estilo más singular y característico, el que desarrolló a partir de comienzos de la 
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década de 1940. Aparecen entonces sus figuras humanas alargadas y de apariencia nerviosa, muy 
delgadas y de superficie áspera, a menudo de tamaño natural, que pueden estar representadas solas o en 
grupo. A principios de los años 50, el uso del bronce se había hecho económicamente accesible y 
Giacometti empezó a realizar sus trabajos en bronce. 
 
Todas las cosas… las que están cerca, y lejos, todas las que han pasado y las futuras, las que se 
mueven, mi amigas, cambian (se pasa junto a ellas, se apartan), otras se acerca, suben, 
descienden, patos en el agua, aquí y allá, en el espacio, suben y bajan (…) Alberto Giacometti 
(1931) 
 
El aspecto más innovador es la puesta en juego del movimiento real en la obra plástica hasta entonces 
estática. El movimiento podía concebirlo solamente si era real y efectivo, es más, quería dar la 
sensación de poderlo provocar. 
 
Jean Arp 1887 - 1966 
 
Jean Arp combina las técnicas de automatismo y las oníricas en la misma obra desarrollando una 
iconografía de formas orgánicas que se ha dado en llamar escultura biomorfica, en la que se trata de 
representar lo orgánico como principio formativo de la realidad. Su poesía se incluye dentro del 
movimiento surrealista. 
 
Si me viera obligado a escoger (aunque es un imposible) entre mi obra plástica y la poesía 
escrita; si debiera abandonar o la escultura o los poemas, elegiría escribir poemas. (Jean Arp, 
1887)(Frases de Jan Arp, 2012) 
 
 
Graphic 6.  Evocation of a Form: Human Lunar Spectral (1950) 






Gráfico 7.  Wolkenhirt (1953) 




Gráfico 8. Berger de nuages (1953) 




Gráfico 9.  Feuille se reposant (1959) 
Fuente: El poder de la palabra sitio web 
 
Trabajo en su obra plástica y publicó los poemas "El pájaro entre los tres" en 1920, "La chaqueta de 
pirámides" en 1924 y "Configuración" en 1930, todos de corte surrealista. Durante la posguerra su obra 
plástica alcanzó grandes dimensiones, culminando obras monumentales como los murales de la Unesco 





Gráfico 10. Wolkenschale (1961) 




Gráfico 11. Bewegtes Tanzgeschmeide (1960/1970) 
Fuente: El poder de la palabra sitio web 
 
 
Gráfico 12. Roue Oriflamme“/ „Goldflammendes Rad“(1962) en Monte Verità 
Fuente: El poder de la palabra sitio web 
 
 
Schlüssel des Stundenschlägers (1962/1974) 
Fuente: El poder de la palabra sitio web 
 
 
Su estilo fue en constante evolución a tal punto que fue promotor de la abstracción pura con 
derivaciones geométricas, al que más adelante sucedió el denominado Abstraction-Création, del cual 




La escultura descansa directamente sobre el suelo, para lograr una impresión más humana y el 
bronce se destaca de color claro, teniendo como fondo una cerámica de Mateo Manaure. Esa 
obra de Arp es otro mensaje de un admirado artista, escultor, pintor y poeta, a nuestro 
país.(Revista on line de arte Centenario, 2012) 
 
Es entonces y orientado hacia la Concreción, que comienza a experimentar como escultor empleando 




Henry Moore 1898-1986 
Comenzó sus estudios artísticos en Leeds después de combatir en la Primera Guerra Mundial, y en 
1919 ingresó en el Royal College of Art con una beca. Su interés por la escultura arcaica y clásica le 
llevó a frecuentar el British Museum y a viajar por Italia, Francia y España. Fue profesor del Royal 
College entre 1925 y 1932, y de la Escuela de Arte de Chelsea de 1932 a 1939 .En 1934, Moore 
comenzó a excavar cavidades en los materiales y, a partir de 1940, cavidades y masas poseen 
prácticamente la misma importancia, en una búsqueda de complementariedad entre forma y espacio. 
 
Rechazar la abstracción o la realidad es no comprender la naturaleza del arte (...) En lo 
que a mí respecta, no puedo separar una escultura de lo viviente. Las formas que se ven 
en la naturaleza, la figura humana o los árboles se hallan mezcladas con mi escultura, e 
intervienen en ella en tanto que elementos de vida". (Moore, 1981) 
El problema planteado por Moore en su escultura de los años treinta responde a esta pregunta: ¿cuál es 
la relación entre la figura humana y el volumen? ¿Cómo definir la figura humana en y por el volumen? 
“Moore tantea y estudia el comportamiento del volumen y el espacio, el espacio en que está el 
volumen, el espacio que perfora la masa, la dirección que el material -como si gozara de vida- indica, 
la relación entre las masas, la continuidad y el acoplamiento, la monumentalidad (...)”(Revista art on 
line vanguardia, 2007) 
 
Desarrolla una escultura-paisaje que establece con la naturaleza una relación mucho más estrecha, ya 
que realiza cada una de sus piezas en un sitio en particular: 
 
Me he dado cuenta de la ventaja que representaba una composición en dos partes separadas, 
para establecer la relación entre figura y paisaje. Las rodillas y los pechos son montañas. Una 
vez separadas las dos partes, es imposible pensar que se trata de una figura realista, lo cual -por 
consiguiente- justifica que se lleve a cabo como un paisaje o un peñasco. Se puede adivinar 
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cómo será una única figura. En el caso de una figura en dos piezas, empero, la sorpresa es 
mucho más grande, ofrece perspectivas inesperadas (...). El punto de vista frontal no permite 
predecir el punto de vista desde atrás. Cuando se gira alrededor de la obra, las dos partes 
coinciden en parte o bien se separan, existe un espacio entre ellas. La escultura es como un 
viaje. Al regreso, se posee un punto de vista diferente. El mundo tridimensional está lleno de 
sorpresas...". Henry Moore (1981) 
  
 
Gráfico 13. Obras  Henry Moore2 
 
Sus temas predilectos incluyen madres con hijos, grupos familiares, guerreros caídos y, sobre todo, la 
figura humana reclinada, que continuó representando a lo largo de toda su carrera, trabajando en 
madera, piedra y posteriormente ( a partir de 1950) en bronce y en mármol. Estas obras van desde el 
realismo —como en Figura reclinada vestida (1953, Edificio Time-Life, Londres), una enorme 
escultura de mujer reclinada sobre sus codos— a la abstracción —como en Formas internas y externas 
(1954, Albright-Knox Gallery, Buffalo), enorme y redondeada escultura en bronce perforada con un 
hueco interior que a su vez contiene una segunda forma abstracta de metal. 
1.2.4 Filosofía existencialista, plástica e importancia del fuego 
 
En el presente trabajo de investigación se consideran tres autores importantes que influyen en el 
proceso creativo final, se explora pues tres importantes libros fuentes de inspiración del autor así como 
la apreciación que cada uno de ellos tiene en relación al elemento fuego el eje central de apreciación.  






Octavio Paz  
La crítica de arte de Octavio Paz creó un extenso tejido de ideas en el que el estudioso puede 
ponerse en relación con el ambiente intelectual y artístico del siglo XX. Fue un gestor de ideas 
que no buscó nunca ofrecer soluciones fáciles a los problemas enfocados sino que se dirigió 
siempre a las cotas más altas del pensamiento humanista a la hora de dilucidar sus textos. El 
vasto recorrido que hizo Paz por las artes visuales hay que verlo en paralelo con toda su 
andadura por la cultura moderna. Para el mexicano el mundo resultó ser un enorme texto, 
imperfecto, disperso, sin límites, poblado por innumerables culturas, etnias, idiomas y 
lenguajes en los que se empeñó, como pocos en su siglo, en establecer o detectar las relaciones 
de afinidad, correspondencia y oposición entre los signos. Uno de estos signos, el arte, también 
fue apreciado como un amplio texto sobre el cual hizo sustanciales reflexiones. Tomado del 
libro Los signos mutantes del laberinto, de Rafael Acosta de Arriba, en la Casa de México 
Mercaderes y Obrapía, La Habana Vieja.(Wordpress.com, 2010) 
La llama doble es un ensayo enteramente unitario que, por su importancia en el conjunto de la obra 
Octavio Paz, resulta comparable a títulos tan decisivos como El arco y la lira o El laberinto de la 
soledad.(Paz, La llama doble, 1993) 
Octavio Paz examina, compendia, hace revivir y otorga pleno sentido, desde sus orígenes en la 
memoria histórica y mítica hasta la experiencia cotidiana más inmediata, a uno de los 
elementos fundamentales de la vida de hombres y mujeres: «El fuego original y primordial, la 
sexualidad, levanta la llama roja del erotismo y ésta, a su vez, sostiene y alza otra llama, azul y 
trémula: la del amor. Erotismo y amor: la llama doble de la vida(Paz, 1993) 
Gastón Bachelard  
Una vela encendida en el centro de una habitación es capaz de unir dos campos filosóficos que 
parecían autónomos, separados e indiferentes: ética y estética. Pues la flama de la vela invita a la 
contemplación e imaginación. “La llama de una vela es entre objetos del mundo que convocan la 
ensoñación, uno de los más grandes productores de imágenes” (Bachelard, 1975, pág. 9) 
Gastón Bachelard, considera que la llama es un catalizador de la imaginación humana, al calor de la 
llama el espacio y el tiempo pierden significado y aunque este sea un elemento familiar permite al 
poeta reflexionar del mundo y la naturaleza. “La llama es nuestro viaje interior en ella nos 
recordamos” (p. 11) 
 
Para este poeta contemplar la flama de un vela es sumergirnos en las profundidades de la naturaleza 
humana. Como si fuéramos hombres prehistóricos que contemplan el fuego, tenemos una admiración 
natural para la llama, tal vez innato pues “la llama produce una acentuación del placer más allá de los 
siempre visto. Nos obliga a mirar” (p. 10) 
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La ensoñación de una vela no es un simple sueño nocturno. En el sueño nocturno hay luz falsa, todo es 
exploración fantástica. “Los misterios mismos aparecen dibujados con trazos demasiado netos”. 
(p.17). 
 
Desde una perspectiva de la estética en la obra La llama de una vela, Bacherlard propone una 
invitación a una vida tranquila, serena sin apuro  y cargar a las imágenes cotidianas de valores 
cósmicos con liberación del tiempo de trabajo habitual. El filósofo ante la vela puede pensar que está 
frente al mundo ardiente y todo su movimiento. “El soñador ve en ese mundo su propio ser y su propio 
porvenir” (p. 37) Es decir que el artista a través de esa llama mostrará su propio mundo interior. 
 
George Bataille 
La poesía lleva al mismo punto que todas las formas del erotismo: a la indistinción, a la 
confusión de objetos distintos. Nos conduce a la eternidad, nos conduce hacia la muerte y, por 
medio de la muerte, a la continuidad: la poesía es la eternidad, El mar que se fue con el sol. 
George Bataille(Revista del Centro de Ciencias del lenguaje, 2012, págs. 41-56) 
Georges Bataille entiende el erotismo como la fuerza motora del ser humano cuyo fin es trascender la 
conciencia de su existencia discontinua (distinta de todas las demás, separada de ellas y que, como 
ellas mismas, transcurre en el tiempo degradándose y en la incompletud), es decir, romper la 
particularidad del ser abriéndola a la continuidad absoluta durante un instante (o varios) en el que el ser 
se confunde con las demás esencias sin tener que perderse para siempre en ellas, volviendo luego a su 
separación. El erotismo es lo que en la conciencia del hombre pone en cuestión al ser.(Bataille, 2002, 
pág. 4) 
Esa ruptura, dice Bataille, sólo es posible mediante dos experiencias que se complementan y son 
análogas una a la otra: la experiencia de la muerte como tal -mediante el sacrificio o la caza- y la del 
orgasmo -la llamada petit morte de la plétora sexual, o la experiencia mística, instantes de perdida 
momentánea de la conciencia discontinua- pues, en palabras del autor, “El erotismo abre a la muerte. 
La muerte lleva a negar la duración individual” (p.29). 
Fundamentalmente es sagrado lo que es objeto de una prohibición. La prohibición, al señalar 
negativamente la cosa sagrada, no solamente tiene poder para introducirnos –en el plano de la 
religión- un sentimiento de pavor y de temblor. En el límite, ese sentimiento se transforma en 
devoción; se convierte en adoración. […] Los hombres están sometidos a la vez a dos 
impulsos: uno de terror, que produce un movimiento de rechazo, y otro de atracción, que 
gobierna un respeto hecho de fascinación. La prohibición y la transgresión responden a esos 
dos movimientos contradictorios: la prohibición rechaza la transgresión, y la fascinación la 







1.3 La identidad local y global que influye en el artista 
 
La cultura debe ser considerada como el conjunto de los rasgos distintivos espirituales y materiales, 
intelectuales y afectivos que caracterizan a una sociedad o a un grupo social y que abarca, además de 
las artes y las letras, los modos de vida, las maneras de vivir juntos, los sistemas de valores, las 
tradiciones y las creencias(UNESCO, 2001) 
La noción amplia de cultura permite entrar en diálogo con la Historia del Arte y realizar un proceso de 
apropiación crítica de los sistemas de producción especializada que son las tecnologías, las ciencias, 
artes y diseños pertenecientes al proceso civilizatorio o de occidentalización y surge la interrogante  
hasta qué punto el artista plástico se va adhiriendo cada vez más a conjuntos de valores  y formas de 
ver la sociedad comunes por todo el globo. 
 
La  temida uniformización (siempre exagerada) de que todo el mundo se esté americanizando, es lo que 
se llamara globalización y la otra cara de la moneda es la que dice que lo local se globaliza, implicando 
que las formas de vida específicas de cada zona pierden parte de su identidad y aceptan elementos que 
les son ajenos, reconstruyéndose así el día a día del lugar, el uso del espacio, del tiempo, etc. 
Pero esto no implica que acepten todo lo del exterior, sino que a su vez lo local también se 
localiza más en respuesta a las influencias globales. Surgen así movimientos en defensa de 
elementos específicos de las identidades locales (la defensa del folclore, las tradiciones, el 
nacionalismo, etc.) que buscan confrontar las corrientes globales para redefinir el espacio local 
como algo más autóctono, y específico, aunque a menudo este nuevo "local localizado" es algo 
completamente diferente a lo que había antes y no una simple regresión. (Costan Sequeiros, 
2010) 
 
Globalización es un término que nace de la mezcla entre globalización y localización.  
Globalización es la mezcla que se da entre los elementos locales y particulares con los 
mundializados. Supone que en un mundo global, en el que asistimos a una progresiva 
supresión de las fronteras a nivel económico, político y social, se incrementa la existencia de 
barreras culturales, generadas por las personas que defienden sus tradiciones de la 
globalización cultural”  (Botía, 2001) 
 
En la globalización, es donde el artista plástico debe definir y moldear el papel que va a cumplir en la 
sociedad sin desconocer la cruda y objetiva realidad desde los proyectos e identidades personales que 
tenga cada uno utilizando más bien todos los recursos globalizados en beneficio de las artes; el artista 






Sea igual sea su posición en estas cuestiones, alguien se posicionará y tomará decisiones, de 
ellas la balanza local-global se inclinara hacia un lado u otro. Mantenerla en el justo puesto es 
un trabajo de todos y especialmente de aquellos que con una fuerte capacidad de observación, 
análisis y síntesis tienen la capacidad creativa a su alcance, y ahí están ustedes. No renuncien a 
su responsabilidad. No pretendan responder la cuestión global/local, no lo hagan, constrúyanla 
día a día desde la reflexión el posicionamiento, el trabajo conscientes de que potenciar al 
identidad local no excluye de la identidad supranacional o colectiva, y háganlo convencidos 
que para muchos “querer es poder”.3 
 
 
Por lo tanto en el presente proyecto se proponer retomar y considerar algunos aspectos para cumplir 
este propósito: 
- Que la escultura expresión de arte sea un catalizador de progreso. 
- Que ,la escultura sea un elemento de tolerancia e interrogación 
- Que la escultura sea un instrumento de no exclusión formacional, cultural o generacional. 
 
En todo caso, el desarrollo de las manifestaciones artísticas y culturales de cada territorio,  integran los 
componentes territoriales específicos denominado potencial geográfico comunitario  y se ven influidos 
por los conocimientos impartidos dentro de la disciplina de la  Educación Artística de la plástica. 
 
El aspecto cultural de las actitudes, de las valoraciones, de las creencias y de los conocimientos 
relativamente establecidos y ampliamente compartidos, es una de las tareas del proceso 
pedagógico dentro del sistema educacional. Sin embargo, cada individuo es una personalidad, 
basada en los elementos culturales con los que ha tenido contacto; el contenido de cada uno de 
ellos está limitado por su cultura. Estar educado artísticamente significa poseer conocimientos 








                                                             
3http://www.cperc.net/continguts/article.php?llengua=ca&idvar=146 





1.4 La historia de vida como herramienta que marca la identidad del artista 
Historia de vida 
 
La Historia de Vida es un método enmarcado en la investigación cualitativa. Se caracteriza por ser 
descriptiva, inductiva, fenomenológica, holística, ecológica, estructural-sistémica, humanística y de 
diseño flexible. Según Montero (1991:50, Ideología, Alineación e Identidad Nacional), "La 
investigación cualitativa consiste en descripciones detalladas de situaciones, eventos, personas, 
interacciones y comportamientos observables, incorporando lo que los participantes dicen, tal como lo 
expresan ellos mismos y no como lo expresaría el investigador". Es decir, describe e interpreta lo que 
sucede, tal como el sujeto lo percibe y lo expresa. 
 
Córdova (1993:7, El Método de Historia de Vida) define las historias de vida como:  
Una metodología que no se apoya en procedimientos de carácter estadístico, de carácter 
muestral, sino que por el contrario, reivindica un aspecto importante del conocimiento de lo 
social que es la propia experiencia humana, la propia subjetividad como fuente de 
conocimiento y el relato de los distintos actores, ya sea de procesos sociales, de elementos 
puntuales de fenómenos sociales que sirven de correlato o punto de referencia para construir el 
conocimiento de lo social. 
 
En relación al tema de la presente investigación se propone este método como medio de información 
que permita comprender la vida social, económica y educacional y psicológica del artista plástico 
partiendo de la realidad establecer la realidad cronológica de los hechos (visión propia y de personas 
que participan de su realidad,  una serie de temas tales como las normas y valores sociales y culturales 
que están en vigor en el medio de las artes plásticas quiteñas donde gravita la vida del narrador y 
finalmente la incidencia del sistema de contradicciones sociales y culturales en el desarrollo de la vida 
individual. 
 
Siguiendo a Ruiz Olabuénaga (1989)  se puede decir que: 
en la historia de vida, una persona refiere en un largo relato el desarrollo de su vida desde su 
propio punto de vista y en sus propios términos. Acompañado de un experto «sonsacador» el 
sujeto va desgranando mediante entrevistas, acompañadas de grabaciones magnetofónicas, 
redacciones propias, visitas a escenarios diversos, entrevistas a familiares o amigos, 
fotografías, cartas... los episodios o etapas de su vida. 
 
 
Desde esta perspectiva cuatro objetivos principales justifican el uso de historia de vida como método 




- Captar la totalidad de una experiencia biográfica en el tiempo y en el espacio, desde el yo 
íntimo  para entrar en relación significativa con la identidad del artista e identificar los 
momentos importantes de su vida. 
 
- Captar la ambigüedad y cambio del artista plástico así presente en su obra de forma 
cronológica. 
- Captar la visión subjetiva  que el artista tiene de si mismo para ver como se ve a sí mismo y al 
mundo. 
- Descubrir las claves de interpretación de no pocos fenómenos sociales de ámbito general e 
histórico que encuentran explicación adecuada a través de la experiencia personal del artista. 
 
Para este propósito se propone considerar siguiendo a Ruiz Olabuenaga (1989) en su obra titulada La 
descodificación de la vida cotidiana: Métodos de investigación cualitativa tres grandes capítulos 
encierran el contenido básico de una historia de vida: 
 
- Las dimensiones básicas de su vida: biológica, cultural, social del sujeto. 
- Los puntos de inflexión o eventos cruciales en los que el sujeto altera drásticamente sus roles 
habituales, se enfrenta a una nueva situación o cambia de contexto social. 


















ENTRE LA HISTORIA DE VIDA Y LA EXPERIENCIA DE 
FORMACIÓN PROFESIONAL 
 
Antes de describir las diferentes etapas de la evolución del artista investigador  es importante analizar 
la formación científica y técnica que ha tenido durante su formación profesional, ya que de una u otra 
manera los conceptos teóricos y la aplicación práctica de conceptos, teorías y tendencias de artistas que 
han llegado a través de los tiempos inciden en las características o estilo propio de cada individuo. En 
el presente caso el haber recibido  Historia del arte  durante los siete primeros semestres han dado 
espacio para observar la evolución o preferencias de los diferentes artistas de acuerdo al entorno en el 
que vivieron, siendo algunos de ellos revolucionarios en sus estilos, situación que si bien es cierto en 
su tiempo le trajo oposición y criticas contrarias, ahora se los ve con respeto y dignos de imitación, por 
su valentía y convicciones mantenidas.     
 
 De igual forma la asignatura de Estética recibida durante los cuatro primeros semestres  dieron pauta 
para que las emociones y habilidades del artista sean guiadas hacia la exaltación de la belleza de una 
manera ordenada y coherente, de tal forma que al mismo tiempo se forma el carácter del artista. Dibujo 
básico y Anatomía humana en relación estrecha con el Dibujo, han sido orientaciones fundamentales 
para la realización de algunas obras que durante la formación han sido creadas de manera satisfactoria, 
influencia que se ha mantenido hasta la culminación de la obra final donde complementadas a Pintura 
crearon un base para la madurez del artista, aunque mayor influencia y soporte para dar rienda suelta a 
la creatividad definitivamente han sido los conocimientos adquiridos en Escultura en sus diferentes 
versiones las mismas que complementadas con Grabado y Cerámica han permitido despertar esa 







Obra 1: Icono mexicano precolombino-águila 
 
Título: Icono mexicano precolombino-águila (2008) 
Técnica: Relieve poli cromático, varilla 
Material: arcilla 
Tamaño: 40 centímetros de alto por  35 centímetros de alto 

















Gráfico 14. Icono mexicano precolombino-águila 
Realizado por: Juan Carlos Arguello 
 
Realizado en arcilla quemada, policromada. El ave solar por excelencia nos proporciona 
discernimiento y valentía desde el acercamiento a la Unidad de todas las cosas, capacidad para 
trascender lo mundano y volar hacia el Gran Espíritu se quiso decir que el águila te recuerda tu 
conexión con el Gran Espíritu. Te avisa que el Universo te está presentando la oportunidad de volar por 
encima de los niveles mundanos de tu vida, o por encima de la sombra de realidades pasadas, abriendo 
tu horizonte para que descubras tu verdadera misión. Este chamán y mensajero entre los dos mundos te 
enseña a mirar alto para tocar al Abuelo Sol con tu corazón, a amar la sombra tanto como la luz, para 
alcanzar la alegría que tu corazón desea. 
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Obra 2: Pescado precolombino Cultura Chorrera 
 
Título: Pescado precolombino Cultura Chorrera (2008) 
Técnica: ball Poli cromado 
Material: arcilla 
Tamaño: 58 centímetros de altura, 24 centímetros de ancho, 42 centímetros de profundidad 




Gráfico 15. Pescado precolombino Cultura Chorrera 
Realizado por: Juan Carlos Arguello 
 
Técnica de cerámica policromado, mi interés de su cosmovisión ancestrales, en realidad éstas eran y en 
algunos casos siguen siendo, culturas desarrolladas de diferente manera, que ven el mundo y la vida de 
diferente manera. Algunas de estas culturas permanecieron aisladas y fueron desarrollando su propio 
estilo en  que se refiere a su forma de vestir, su expresión artística, creencias espirituales, etc. 
CULTURA CHORRERA 900 a. C – 300 a. C Esta cultura se extendió por las orillas de los ríos Daule 
y Babahoyo. En esta fase se dio un notable avance en la cerámica: los objetos eran de paredes 
delgadas, superficies brillantes y estampados en zig-zag. Elaboraron figuras de envidiable maestría, 




Obra 3: Torso de mujer 
Título: Torso de mujer (2008 – 2009) 
Técnica: vaciado monocromático 
Material: arcilla blanca 




Gráfico 16. Torso de mujer 
Realizado por: Juan Carlos Arguello 
 
 
Su  técnica vaciada en arcilla, la cual fue realizada para la enseñanza de la técnica y la aplicación de las 





Obra 4: Tótem Hawái 
Título: Tótem Hawái (2009) 
Técnica: textura, poli cromático 
Material: arcilla quemada, policromado. 
Tamaño: 50 centímetros de alto por  28 centímetros de ancho 
Referencia: 5454 - 5454 
Carpeta: 2012-06-26 
 
Un tótem es un objeto, ser o animal sobrenatural 
que en las mitologías de algunas culturas se toma 
como emblema de la tribu o del individuo, y puede 
incluir una diversidad de atributos y significados. 
 
En el totemismo, el tótem se entiende también 
como el principio u origen de un determinado 
grupo humano, que se cree descendiente de ese 
tótem -- animal, vegetal u objeto inanimado--. En 
este sentido, aunque el término proviene de la 
cultura Ojibwa, originaria de América del Norte, el 
totemismo puede observarse a lo largo de la 
evolución de las sociedades humanas en otros 
continentes y eras. 
 
Gráfico 17. Tótem Hawái 
Realizado por: Juan Carlos Arguello 
 
Entre algunas tribus indígenas y naciones nativas de Norteamérica las cualidades de los animales 
reflejan o reflejaban fuerzas sobrenaturales y atribuciones espirituales. Entre algunos de los animales 






Obra 5 Máscara 
Título: Máscara (2009) 
Técnica: relieve 
Material: arcilla 
Tamaño: 34 centímetros de altura, 29 centímetros de ancho 
Pedestal piedra y varilla 31 centímetros 






















Gráfico 18.  Máscara 
Realizado por: Juan Carlos Arguello 
 
 
Técnica en arcilla blanca y roja, este trabajo fue realizado para el descubrimiento del color de la arcilla 
y el bruñimiento, técnicas realizadas antiguamente en las culturas precolombinas, el rostro está basado 
en las esculturas de los retratos de los dioses griegos. 
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Obra 6 Fiesta popular como magia ritual -3 ajís- año 2009 
 
Título: Fiesta popular como magia ritual -3 ajís- año 2009 
Técnica: Tallado en madera. 
Material: cedro madero 
Tamaño: 60 centímetros de alto 15 centímetros de ancho 12 centímetros de profundidad 




Gráfico 19. Fiesta popular como magia ritual -3 ajís 
Realizado por: Juan Carlos Arguello 
 
 
Fiesta populares ajís símbolo de fertilidad y sexual, unos de los elementos que se utiliza para el festejo 
de las fiestas. El interés es estudiar   las fiestas populares de los pueblos del ecuador, su importancia, 
etc. Sin embargo en la actualidad vemos que tienen también influencias occidentales, son hibridas, 
hacer un análisis de su magia que tiene cada pueblo, conocer su riqueza y su razón por la que se 
desarrollan, su lado positivo del festejo, es el tiempo de felicidad se deja a un lado la cotidianidad de la 





Obra 7 El hombre como eje principal en la magia de la fiesta 
 
Título: El hombre como eje principal en la magia de la fiesta (3 personajes) año 2009 
Técnica: tallado 
Material: laurel 
Tamaño: mujer danzante 142 centímetros de alto, 21 centímetros de ancho, 18 centímetros profundidad 
y 45 centímetros de pedestal- barrilla y plancha de acero. 
Referencia: 5456 hasta 5462 
 
 
Hombre 96 centímetros de alto, 15 centímetros de 
ancho, 21 centímetros de profundidad varilla 
anclada, pedestal 50 centímetros, varilla cuadrada y 
plancha acero. 
Referencia: 5456 hasta 5462 
 
Mujer encapuchada 64 centímetros de alto, 13 
centímetros de ancho, 15 centímetros profundidad, 









Gráfico 20. Hombre como eje principal en la magia de la fiesta 
Realizado por: Juan Carlos Arguello 
 
Tallado madera son tres personajes, uno representa el disfraz, el ocultamiento del ser primordial, al 
adquirir un traje el individua cambia su ser, convirtiéndose en otro. El cual refleja el agradecimiento de 
la buena cosecha de la tierra madre,- el hombre representa el personaje puro que analiza la razón de la 
fiesta, y el otro está tallado con un movimiento de danza la cual es el momento de desahogo del cuerpo 
hacia lo espiritual. 
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Obra 8: Mujer desnuda 
Título: Mujer desnuda (2009)  
Técnica: fundición 
Material: polvo de mármol 
Tamaño: 140 centímetros de largo, 49 centímetros de alto, 39 centímetros de profundidad 
Referencia: 5482 hasta 5486 




Gráfico 21. Mujer desnuda 
Realizado por: Juan Carlos Arguello 
 
Fue una de las técnicas q aprendí cuando escogí la especialidad de escultura, descubrí como trasladar 
las medidas anatómicas de un ser al modelado, fue un trabajo más técnico que poético, descubrí las 
formas redondas y planos que conforman el cuerpo, la magia de observar bien para modelar las 









Obra 9: Agrupamiento humano 
Título: Agrupamiento humano (2010) 
Técnica: tallado  
Material: andesita gris 
Tamaño: 65 centímetros de alto,  55 centímetros de ancho, 34 centímetros de profundidad 
Referencia: 5475 hasta 5481 
 
Gráfico 22. Agrupamiento humano 
Realizado por: Juan Carlos Arguello 
 
Tallado en piedra, varios ojos forman varias perspectivas o miradas. 
 
En esta obra utilice uno de los sentidos del hombre, el cual es fundamental porque los mensajes entran 
directo al cerebro, el cual quiero decir que cada persona tiene su mundo individual, diferentes gustos, 
etc. En esta obra quiero dar la importancia que tenemos que tener en el análisis del ser de cada uno, las 
personas estamos llenos de tanta información, la cual la mayoría tiene su mensaje, el saber discernir 




Obra 10: La mirada global 
Título: La mirada global (año  2010) 
Técnica: tallado  
Material: andesita gris 




Gráfico 23. La mirada global 
 
Realizado por: Juan Carlos Arguello 
 
Tallado en piedra, una mirada, un ojo. 
En esta obra quiero enfocarme en lo individual, el crecimiento personal, la razón de la vida, el ser 
productivo como individuo, el buscar la felicidad, crecimiento no físico  si no más el buscar el interior 
de las personas como también el crecimiento. Trato de buscar un crecimiento in terno como ser. La 









Obra 11: Semilla 
 
Título: Semilla (2010)  
Técnica: tallado  
Material: mármol beige 
Tamaño: 36 centímetros de alto, 32 centímetros de ancho, 94 centímetros de profundidad 





Gráfico 24. Semilla 




Está inspirada en la dualidad del ser, la fertilidad, símbolo masculino, fecundidad, la importancia de la 
cosmovisión de la reproductividad del ser y habla también de la importancia del cuidar a la tierra 
madre como un elemento fundamental para la cosecha, el alimento q nos da para sobrevivir. Este 









Obra 12: Mortero de la fecundidad 
 
Título: Mortero de la fecundidad (2011) 
Técnica: tallado  
Material: andesita roja 
Tamaño: 22 centímetros de alto, 32 centímetros de ancho, 41 centímetros  de profundidad 






Gráfico 25. Mortero de la fecundidad 
Realizado por: Juan Carlos Arguello 
 
Esta obra representa la reproductividad de la mujer, este también tiene una utilidad desde muchos años 
en los pueblos precolombinos, este instrumento utilitario para los pueblos ancestrales servía para la 
trituración d los granos secos, también su forma redonda hace alusión al aparato reproductor de la 





Obra 13: El alma del fuego a través del tiempo y el espacio 
 
 
Gráfico 26. El alma del  fuego a través del tiempo y el espacio 
Realizado por: Juan Carlos Arguello 
 
Título: Del amor y fuego a través del tiempo y el espacio (2011) 
Técnica: soldadura 
Material: lámina de metal tol 
Tamaño: 116 centímetros de ancho, 72 centímetros de alto, 26 centímetros de profundidad 
121 centímetros de ancho, 75 centímetros de alto, 18 centímetros de profundidad. 
132 centímetros de ancho, 61 centímetros de alto, 16 centímetros de profundidad. 
 
Esta contemplación del fuego  con distancia permite al ser humano de llegar a una forma de 
meditación. Es decir que le pone en un estado de relajación, de concentración. Este estado le permite 
que salgan sus pensamientos con calma. Así los puede analizar tranquilamente sin que sus emociones 
lo perturben. Es una manera de conocerse su mundo interior más profundo. Por eso, en mi primer 
proyecto el metal tiene la función de un espejo. Y el ojo viene aquí para representar el alma que se está 







Obra 14: Alma purificada 
Título: Alma purificada (año 2011_ 2012) 
Técnica: soldadura 
Material: metal 
Tamaño: 179 centímetros de alto, 147 centímetros de ancho, 153 centímetros de profundidad 




Gráfico 27. Alma purificada 
Realizado por: Juan Carlos Arguello 
 
La  escena simboliza un tiempo esencial para un ser humano. Es decir la necesidad de no quedarse 
pasivo en frente de tantos datos, si no de desarrollar  la capacidad de analizarlos para tener su propio 







Obra 15: Humberto Hoyos y J.C. Arguello 
 
Autor artista: Humberto Hoyos y J.C. Argüello (2009año) 
Título: El rescate 
Técnica: tallado moto sierra 
Material: madera eucalipto  
Tamaño: 420 metros de altura,  
 
Gráfico 28. El rescate 
Realizado por: Humberto  Hoyos y Juan Carlos Arguello 
 
El rescate, obra realizada con un artista peruano llamado Humberto Ollos tallado en tronco de 






Mi historia de vida 
 
Nací el 12 de octubre de 1975 en la ciudad de Quito. Mi familia está conformada por mi madre quien 
tiene 49 años de edad, mi padre 55 y mis cinco hermanos , de los cuales cuatro somos de un padre 
ecuatoriano, tres hombres y una mujer,  Paty tiene 38 años, David 29 años, Pablo 27 años. Mi madre 
vive 20 años en Norteamérica y se encuentra casada otra vez, con dos hijos varones, quienes son los 
menores, José 16 años y Andrés 15 años. David tiene dos hijas y Pablo dos hijos una mujer y un barón. 
Todos a excepción de mis dos hermanos menores viven en los Estados Unidos con mi madre, solo yo y 
mi hermana vivimos en Ecuador. Mi hermana es madre soltera y tiene tres hijas. Mi padre sigue 
soltero. 
 
Fui un estudiante con rendimiento estable igual mi disciplina, mis inquietudes artísticas se 
materializaron en los dibujos, estos eran plasmados en mi maleta y en mis cuadernos, en las asignaturas 
de creatividad y manual siempre me destacaba en la escuela y colegio. Como bachiller en 1993 a los 18 
años y luego de casi dos años comencé a trabajar en Burger King para ayudarme y aunque deseaba 
estudiar artes decidí esperar por la dura crisis económica que atravesaba mi familia. 
 
En repetidas ocasiones mis padres mostraron diferencias por incompatibilidad con el dinero, lo que 
provoco una separación de ellos. Mi madre debió emplearse en numerosos trabajos temporales con 
familiares o amigos para proveer un sustento económico pero al ser esto insuficiente decidió migrara a 
Estados Unidos en busca de mejores días donde lamentablemente se quedó desde hace 20 años. Mi 
padre  arquitecto de profesión, colaboro con nuestro sustento y trabajo en distintas compañías por 
temporadas cortas aprovechando su amplio círculo de amistades por lo que yo pase periodos largos a 
cargo de las responsabilidades domésticas y familiares sin estudiar hasta que decidí emplearme como 
cajero en una empresa para culminar mis estudios secundarios y así apoyar a mi padre, mis hermanos 
fueron migrando poco a poco pero yo decidí junto a mi hermana permanecer en Ecuador 
convirtiéndome en el soporte de mi estudios y mi vida. 
 
A lo largo de mi vida he conocido a tres importantes personas que creo me han influido para tomar mi 
decisión de ser artista a parte de mí: Gilles, Edison y mi padre quien es arquitecto, a quienes conocí 
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durante mis visitas a exposiciones, espacios de arte y en el camino de la vida en general, después del 
trabajo mis sitios favoritos eran: el centro histórico de Quito y Guapulo. Allí conocí en tertulias de 
poco me fui atrapado de la magia de los sentidos. Tome también de la poesía mi gusto por la 
imaginación y por plasmar lo que decía mi interior siendo mis referentes: Octavio Paz, Galiano y 
Gastón Bachelard. 
 
La segunda parte de mi historia de: vida es un relato de experiencias importantes seleccionadas por mi 
siendo activa e importante la subjetividad llena de deseo, expectativas que como joven ecuatoriano y 
como creativo tengo para la construcción de mi identidad de artista como sujeto desde la memoria 
histórica y selectiva de mis vivencias que las relación con olores, lugares, colores, formas. Así el olor 
del café por ejemplo me podría regresar al pasado, o el amarillo del sol de aquella tarde me trasladaría 
al día en que me dije a mi mismo: me debo permitir ser… y caminar hacia donde mis pies me llevan. 
¿Un rebelde sin causa? 
 
MI madre recibió una llamada anónima de alguien que asegura saber que busco a la facultad de artes… 
esto ya no me preocupa como en el colegio… Con mi padre nos hemos separado…antes yo era como 
su amigo pero con los problemas económicos nos hemos alejado y ya no es lo de antes, además de que 
mi madre se casó y tiene dos hijos más. Yo creo que en el fondo todos sabían mi secreta pasión. Ciento 
que si sabían todos. Ahora no estoy tan preocupado… En ese momento pensé…. Que pase lo que tenga 
que pasar y a veces quisiera decirlo pero no… me decía a mí mismo… debo empezar a crear… Luego 
de la llamada que mi mama recibió, yo la sentí tan tranquila cuando la llamaron a decirle que me 
vieron en una exposición de un amigo… Ella me dijo “Sabes que tienes que cuidarte y tener cuidado de 
no perder tu trabajo … y dedicarte a ser hippie … que se enteren  lo que tú eres porque siempre hay 
críticas y no seas obvia y evidente en tu vestimenta y yo le dije: “Bueno yo me voy a cuidar” y la sentí 
más tranquila antes yo me asustaba porque no sé cómo hacia pero siempre averiguaba y yo no podía 
hacer nada porque me sentía como acorralado ocultaba que si … que sentía la llamada del arte … Sin 
embargo ahora que ya estoy involucrado en esto … ella ya ha cambiado y como que se da cuenta de 
que es lo que me hace sentir vivo. Lo que sé es que ahora le puedo enviar a su correo electrónico mis 
obras y entiende que es mi estilo de vida, mi sustento … pienso que no le puede gustar y que si ella me 
ha aceptado es porque ya se da cuenta que ya no puede hacer nada porque he descubierto por mí mismo 
que quiero una vida de riesgo y no ser el mismo hombre de corbata que por mucho tiempo fui, no 
cambie si no que me transforme y luego de ser cotidiano, y de corbata por años me di cuenta que 




Para empezar, yo nunca quise un trabajo formal y le dije a mi madre que deseaba ser independiente 
pero que mi vida era otra pero tenía dinero, ayudaba en casa… todo el mundo estaba feliz, yo era el 
único hijo en Ecuador luego de que los otros migraron, todas sus ilusiones estaban puestas en mi… Yo  
 
Anhelaba ir también a Estados Unidos pero la sola idea de depender y recibir control de ella me hacía 
permanecer aquí. Tal vez perdí mi oportunidad de ver arte en otros países, en Estados Unidos pero 
apenas y empezaba a nacer mi deseo oculto de ser artista. 
 
Yo hacia las cosas que a mí me nacía hacer, a veces llegaba tarde a la casa como cuando me 
emborrache en una fiesta con unas amigas del trabajo y me empezaron a cortar la ayuda monetaria. Mi 
mama comenzó a averiguar de mi vida, mi papa era más tranquilo pero igual también en algún 
momento descubrió de mi arte y me dijo: “ Creo que este medio no es para hacer arte, y pintar no da de 
comer” ahora que lo pienso tal vez tenía razón en eso sin embargo no se trata de ser libre en el arte sin 
con él, él es grato si yo lo soy también y en este tiempo mis obras han recibido acogida, me han llegado 
colaboraciones y lo que me sirve para seguir haciéndolo, no importa si trabajo en administración, este 
es solo el camino que se toma tiempo en construirse pero que alimento cada día para mantenerlo con 
vida. 
 
L a cotidianidad me aplastaba a veces y solo era una corbata en un escritorio. Mi sentido me obligaba a 
ser bueno en lo que hacía, mi creatividad era más bien la de ser un buen vendedor, cajero y mi alimento 
era la poesía a cada instante. Recuerdo que sentí deseo un día de usar mis manos en algo que no fuera 
una computadora y me acerque a un banquito y había escuchado de la bienal de Cuenca decidir ir para 
aquella ciudad con todo lo que me quedaba del salario, en aquella experiencia todo era información 
nueva para mi cabeza, obras, formas, verdades personales. Cuenca sin duda es un referente en mi 
identidad marcada por la ruptura de la gran ciudad con la ciudad del arte pero a la vez con aquello que 
había más allá de mi pequeño espacio cubico que me llegaba hartar. 
 
…. Antes me gusta la lectura que me describía formas, siempre me ha gustado  el erotismo. Siempre 
me ha gustado la lectura que traslada al lector y le permite imaginar que las formas humanas, los 
animales, la naturaleza pueden invadir el espacio público, lleno de edificios y de concreto. Además está 
mi pasión por el fuego que es mi elemento transformador y purificador. De los exponentes que ahora 
me alimentan y que los descubrí en mis años de estudio están Brancusi, Picasso, Jean Arp, ahora que 
estoy en el medio los siento como influencias pero ya un poco distantes porque el camino ha sido largo 
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y lleno de descubrimiento y ahora me interesa su uso del material pero quiero incorporar la magia de la 
poesía; mi poesía. 
 
Luego entre a la universidad y ahí fue cuando conocí de mis habilidades, me interese por la lectura de 
la historia del arte para nutrirme. Hice mi primer trabajo en arcilla, fue una buena excusa para descubrir 
más materiales como la madera, piedra y metal, ahí me di cuenta que la escultura era mi pasión, la cual 



































LA BÚSQUEDA DE LA IDENTIDAD ARTÍSTICA A TRAVÉS DEL 
REFERENTE CUERPO 
 
La identidad cultural del artista plástico en la búsqueda de canales significativos de comunicación 
partiendo de la re significación del espacio urbano y del cuerpo como signo. Así el análisis de la 
cultura de los  artistas plásticos  implica el estudio del cuerpo, evolución y discursos desde la 
comunicación, la antropología, la sociología  para establecer la noción del cuerpo social y rodeado del 
contexto cultural para así determinar el sentido de los cambios en el cuerpo.  
 
Se propone entonces incorporar la comunicación como referente porque desde, el campo semiológico 
es el punto principal del uso del cuerpo, como un campo de manifestación simbólico que utilizan los 
artistas plásticos para poder expresar su sentido frente a la sociedad en la que viven: códigos 
individuales y grupales; y su interacción con la estructura social rompiendo con la tradición del 
lenguaje verbal. 
 
La necesidad de diferenciarse de otros profesionales en un mundo global, hace que un componente 
para destacarse frente a otros profesionales sea mostrar una identidad definida. A diferencia de otros 
grupos: las mujeres, los niños, las feministas, para los artistas el cuerpo es símbolo de identidad propio 
frente a sus semejantes, buscando estilos propios de vida, de satisfacción, de pertenencia y de rechazo 
frente al malestar que tienen de un determinado momento o proceso que viven.  
 
Los artistas plásticos dentro de la cultura juegan con el cuerpo, exhibiendo la posibilidad de que el 
cuerpo es un  vehículo de inspiración. Es posible que la existencia de dichas maneras de expresión esté 
40 
 
creando una nueva ola de artistas plásticos tanto individual como grupalmente; dentro de los llamados 
recursos;  en el caso particular de  este proyecto es el uso de su cuerpo como capital simbólico. 
Los artistas plásticos como parte de la sociedad son actores que crean signos y significados y re 
significan el cuerpo dentro de mundo social que les ha tocado vivir, esa ruptura del esencialismo se da 
de manera unitaria y como parte de un cuerpo social de individuos. Antes del análisis profundo 
conviene introducir algunas definiciones importantes relacionadas con cuerpo: 
 
3.1. El cuerpo 
 
Al ser de sumo interés el tema del erotismo conviene conocer más sobre el cuerpo, la palabra se refiere 
al cuerpo humano, es decir, la estructura física y material del hombre y como tal dispone de un 
lenguaje, lo cual se refleja en los movimientos corporales que aportan significados especiales a la 
palabra oral, durante un evento comunicativo 5 .En ese sentido cada lenguaje corporal variará 
dependiendo del mensaje. Las personas asumen su cuerpo con particularidades formas y lo adornan, su 
cuerpo se vuelve un vehículo de expresión social, es la estética de la piel; el artista plástico las 
reinventa. 
 
Sin duda, a lo largo de los años los seres humanos  has aprendido las diversas maneras de comunicarse 
a través del cuerpo: expresiones faciales, la forma de sentarse o estar de pie, gestos como cruzar los 
brazos de determinada manera, la posición o inclinación de la cabeza o la dirección de los ojos. Todos 
estos movimientos expresan algo, aun cuando no vayan acompañados de palabras. Los movimientos 
contribuyen a la crear la imagen que se  presenta de uno mismo y la percepción que los demás tendrán 
de cada persona.  
 
La centralidad del cuerpo en el orden capitalista contemporáneo, que hace de él y sus usos uno de los 
principales espacios de contradicción social, y su importancia como campo teórico, especialmente en el 
mundo anglosajón. 
 
Para Paredes (2003) “El ser humano se expresa, comunica, vive con, por y a través de su corporeidad 
y la crea a través de muchas formas antes su necesidad de expresarse usando su cuerpo como vía de 
expresión y comunicación con el mundo”  
 
                                                             
5Revista Española de Investigaciones Sociológicas, 1994, Centro de Investigaciones Sociológicas 
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El cuerpo en la sociedad occidental se adentra en las formas actuales de un disciplina miento general de 
los cuerpos que, se ha mantenido en Occidente en los últimos dos siglos. En el análisis, las pautas de 
esta regulación se ubican en el doble juego del consumo y el control, y se ilustran con respecto a áreas 
como la alimentación, el cuidado estético, el ejercicio físico y la sexualidad. 
La hegemonía ideológica del capitalismo define al cuerpo” como simple objeto físico sometido a las 
leyes naturales, cognoscible como cualquier elemento biológico a quien se pueda controlar y sobre 
quien se predica y condiciones para evitar perturbaciones sociales” Se estaría hablando de un cuerpo 
sometido dominado y controlado por un sistema social que le dicta como debe ser.(Portela, 2000, págs. 
71-103) 
 
Esto lo acentúa también Mauss al decir que “en todos los dominios de la vida social, el cuerpo se 
convierte cada vez más en el objeto, y el centro de ciertas preocupaciones tecnológicas o ideológicas. 
Es decir el cuerpo se manipula se explota. Muchos intereses políticos y sociales convergen en un 
dominio sobre el cuerpo. (Mauss, 1996)El cuerpo desde la perspectiva de Bacca (1987) se puede 
abordar desde dos perspectivas: 
 
1) Como tema donde el cuerpo es algo definido, estable y permanente 
2) Como problema donde el cuerpo se considera en evolución, dinamismo y progreso. 
 
Por lo tanto el cuerpo es algo definido y ya establecido socialmente, y también como algo en 
construcción continua y progresiva. 
 
Las manifestaciones no serán por tanto movimientos naturales o reflejos, sino también emociones, 
pensamientos y sentimientos. Lo que hace seguro buscar entender al cuerpo a través del lenguaje que 
se manifiesta en su corporeidad misma. Por lo tanto se lograr entender las manifestaciones juveniles 
siguiendo a la corporeidad como “vivencia del hacer, sentir, pensar y querer” es decir el ser humano 
se expresaría a través de su misma corporeidad. (Le Breton, 2002) 
 
La reflexión del cuerpo puede considerarse desde la ética y la metafísica para indicar cierta conducta y 
determinar la realidad de esta conducta. “El cuerpo es entonces el vehículo  para que  la corporeidad 





El tema del cuerpo se vio influenciado por los conocimientos adquiridos durante la carrera del 
investigador especialmente a través de las asignaturas de Estética,  y Dibujo básico y Anatomía 
humana en relación estrecha con el Dibujo. 
 
3.1.1. El cuerpo como transmisor de códigos 
 
Al analizar  la comunicación como proceso, la comunicación como sistema de significación y la 
comunicación como interacción de los sujetos sociales y relacionarla con el cuerpo, se propone 
entender al cuerpo como un trasmisor de códigos y con un lenguaje corporal propio. 
 
Estos códigos han ido cambiando en consecuencia a la  evolución a partir de la sociedad occidental, la 
particularidad de su contexto. A diferencia de otros grupos: las mujeres, los niños, las feministas, para 
los jóvenes el cuerpo es símbolo de identidad propio frente a sus semejantes, buscando estilos propios 
de vida, de satisfacción, de pertenencia y de rechazo frente al malestar que tienen de un determinado 
momento o proceso que viven. 
 
El lenguaje corporal, es un tipo de comunicación no verbal que se hace patente como un lenguaje 
visual de los jóvenes, un lenguaje gestual que revela tanta información como el significado mismo de 
las palabras propias de este grupo. Como acertadamente propone de Norma Desmond en Sunset 
Boulevard a veces el lenguaje corporal es utilizado como un medio alternativo a los mensajes verbales.  
 
Por ejemplo como se observa en las obras “Torso de mujer” (2008) elaborado en arcilla blanca; 
¸”Mujer desnuda” (2009) en material piedra mármol (Cap. II).  
 
3.1.2. La antropología del cuerpo 
 
La antropología del cuerpo analiza los usos y visiones que se construyen socialmente y el lugar que 
adquiere en un momento determinado. Ha sido objeto de estudio por diversas disciplinas y pensadores, 
aquí se resumen los más importantes. 
 
Aunque ya en una fecha tan temprana como 1936, Marcel Mauss (1996)apelaba a que las “técnicas 
corporales” de cada cultura fuesen objeto de estudio antropológico, no fue sino hasta la década de 1970 
que la "antropología del cuerpo" comenzó a delinearse como un campo de estudio específico, a partir 
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de los trabajos de Mary Douglas, John Blacking, Paul Ekman, Judith Hanna, Andrew Strathern, entre 
otros.  
 
3.2.  El cuerpo como portador de símbolos y significados 
 
El cuerpo exaltado no es el cuerpo en el que se vive, sino un cuerpo rectificado redefinido, para lo cual 
el culturismo, el transexualismo, la moda de la cirugía estética, la importancia de los regímenes 
alimenticios, tatuajes, piercing, vestimenta, etc., son parte de este cuerpo construido, se ha roto las 
fronteras de los cuerpos naturales, hoy en día el cuerpo está revestido, es una nueva visión de cuerpo en 
la sociedad. 
 
Los cuerpos tal cual se manifiestan ya sean desnudos o semidesnudos y lo hacen públicamente 
rompiendo con las convenciones culturales, especialmente las de género son considerados 
potencialmente subversivos y se los trata con asombro o con mofa ya que es evidente que los cuerpos 
como tal son potencialmente molestos. Ahí es cuando nacen las convenciones del vestir que pretenden 
transformar la carne en algo reconocible y significativo para una cultura; es fácil que un cuerpo que no 
encaja, que transgrede dichos códigos culturales, provoque escándalo e indignación y que sea tratado 
con desprecio e incredulidad.  
 
Ésta es una de las razones por las que las prendas de vestirse constituyan en una cuestión de moralidad: 
vestidos de forma  no adecuada para un sector tradicionalista, las personas tienden a sentirse 
incómodas, ya que todo el tiempo se está expuesto a la crítica o discriminación social. 
 
Vestido.- Del latín vestītus, un vestido es una prenda (o conjunto de prendas) que se utiliza para cubrir 
el cuerpo. 
 
La ropa en la vida cotidiana es el resultado de las presiones sociales y la imagen del cuerpo vestido que 
puede ser un símbolo del contexto en el que se encuentra. Según la ida de Douglas sobre el cuerpo 
como símbolo de la situación, la imagen del cuerpo transmite información sobre la situación. 
 
Los vestidos que arropan el cuerpo cumplen una segunda función además de poner de manifiesto el 
lugar sociológico, histórico y cultural de sus portadores. El vestido rompe la continuidad entre el cuerpo 
y el paisaje, establece una semejante división física entre la naturaleza interior y la naturaleza exterior. 
El vestido es la representación del cuerpo sometido al rigor de la cultura6 
                                                             




El vestir es un hecho básico de la vida social y esto, según los antropólogos, es común en todas las 
culturas humanas; todas las personas visten el cuerpo de alguna manera, ya sea con prendas, tatuajes, 
cosméticos u otras formas. Es decir ninguna cultura deja el cuerpo sin adornos, sino que le añade algo, 
lo embellece lo resalta o lo decora.  
 
La ubicua naturaleza del vestido parece apuntar al hecho de que la ropa o los adornos son uno de los 
medios mediante los cuales los cuerpos se vuelven sociales y adquieren sentido e identidad. Veguer 
argumenta que dentro del arte y de las representaciones de los medios de difusión hay una diferencia 
entre ir sin ropa y el desnudo; este último se refiere al modo en que los cuerpos, incluso sin adornos, 
están vestidos por las convenciones sociales y sistemas de representación.(Veguer, 1999). Por ejemplo 
manifestados en la “El hombre como eje principal en la magia de la fiesta” (3 personajes) realizado en 
madera en el año 2009 durante la carrera profesional del investigador. ( Cap. II) 
 
3.2.1 Una mirada antropológica hacia la estética del cuerpo 
 
Los antropólogos han prestado especial interés a este tema, por ejemplo Marcel Mauss (1996) escribió 
sobre “Las técnicas del cuerpo”, porque vio que en cada sociedad los hombres utilizaban  
diferencialmente sus cuerpos, hábitos que más que variar entre individuos, varían entre culturas, 
sociedades, subculturas, etc. Aparece el cuerpo entonces, como el primer y más natural instrumento del 
hombre, objeto técnico del hombre.  
 
Por lo tanto se propone entender la estética corporal de los jóvenes bajo la relación: cuerpo-grupo 
cultural, tanto del tatuaje como del piercing entendidos como una forma de expresión corporal que 
tiene por lo tanto significados, manifestaciones y también repercusiones de diversos tipos a nivel del 
grupo, porque se está llevando a cabo en el seno de una sociedad que no ha legitimizado esta práctica; 
la sociedad quiteña.  
 
Tal como lo señala Le Breton (2002), esto es propio de las sociedades de tipo individualista, que 
cuestionan los puntos de referencia tradicionales sobre el modo, de los sujetos, de relacionarse con su 
cuerpo. Es así que hay crisis de legitimidades,  ahora los jóvenes deben buscar sus propias marcas y 
definir ellos mismos su propio sentimiento de identidad. Porque en las nuevas sociedades posmodernas 





En la obra donde se aplica una mirada antropológica hacia la estética del cuerpo se puede apreciar en la 
obra de autoría del investigador, Agrupamiento humano tallado en andesita gris en el año 2010 (CAP. 
II) 
3.3. La semiótica como un recurso de inspiración 
 
La comunicación puede entenderse como la interacción que poseen los seres vivos, acoplan sus 
respectivas conductas frente al entorno mediante la transmisión de mensajes, signos convenidos por el 
aprendizaje de códigos comunes. “La comunicación se puede definir como un conjunto de elementos 
en interacción en donde toda modificación de uno de ellos afecta las relaciones entre los otros 
elementos”(Marc, 1992) 
 
La comunicación está dada por un proceso de necesidad que mantiene, en este caso el hombre, para 
comunicarse con sus semejantes, a través de códigos comunes y convencionales. Esta comunicación 
está basada según su realidad y el entorno, una interacción del hombre con la sociedad.  En esta 
ocasión nombraremos de tres consideraciones básicas que acogió la escuela de Palo Alto o Colegio 
Invisible: 
 
1. La esencia de la comunicación reside en procesos de relación e interacción. 
2. Todo comportamiento humano tiene un valor comunicativo. 
3. Los trastornos psíquicos reflejan perturbaciones de la comunicación. 
 
“El concepto de comunicación incluye todos los procesos a través de los cuales la gente se influye 
mutuamente” (Bateson G. y Ruesch, 1984)El concepto de comunicación del que parten los autores de 
la Escuela de Palo Alto: la comunicación es un proceso social permanente que integra múltiples 
modos de comportamiento, tales como la palabra, el gesto, la mirada y el espacio interindividual. 
Según este enfoque de comunicación, todo se basa en la Interacción del hombre, se podría decir un 
intercambio, aprendiendo a mirar el entorno, el todo del mensaje transferido. (Bateson y Ruesch, 
1984), enfocan la comunicación como sistema orgánico. La comunicación en estos tiempos se concebía 








3.3.1. Importancia de la Comunicación en las Artes Plásticas 
 
La comunicación es un hecho social omnipresente y permanente, que se expresa en el intercambio de 
experiencias, conocimientos, emociones, pensamientos; de modo que quienes participan en ese 
intercambio se encuentran en capacidad de presuponer sentidos o conceptos similares. La 
comunicación, entonces, hay que asumirla como una praxis colectiva que, se instituye y manifiesta a 
través de formas simbólicas y de sistemas de significación, cuya esencia radica en la percepción, 
generación, producción, intercambio, aceptación-negociación de realidades mismas que se aplican 
también a la plástica. 
 
 La comunicación y los significados 
 
Si bien por mucho tiempo la comunicación ha estado dirigida  a los más media, con la evolución de la 
sociedad se han dado nuevas formas de comunicación. “Una razón de que los modos orales y escritos 
parezcan menos importantes en la vida moderna podría ser la de que ahora poseemos otras formas de 
comunicación que son más interesantes como experiencia y que permite un papel más pasivo a la 
persona receptora.”(Ball Rock-Each, 2005, pág. 17)Se vive una comunicación que se ha convertido en 
muchas de las ocasiones, por no decir en su mayoría, en pura información especialmente si se habla de 
medios de comunicación masiva.  
 
Actualmente existe una comunicación activa y reactiva en los jóvenes, con el mundo y la forma de vida 
que llevan, en este caso de estudio se trata de una comunicación para resaltar cuerpos moldeados, 
estereotipados y convertidos en instrumento de comunicación, ates de proyectara la obra final 
relacionada ya con el fuego. “puede ser mucho más importante conocer las influencias de la 
comunicación de masas en las vidas individuales y colectivas que desarrollar el conocimiento sobre 
muchos otros temas estudiados por diversos hombres de ciencia.” Por ejemplo, la sociedad ecuatoriana 
ha tenido un legado histórico oral, con el pasar del tiempo y las invenciones fue la escritura el medio 
para dejar asentada la historia. Durante el proceso oral toda comunicación estaba destinada cara a cara 








 El significado 
 
Según Roland Barthes (1970) , en lingüística, la naturaleza del significado dio lugar a discusiones 
orientadas especialmente a su grado de «realidad»; todas coinciden sin embargo en insistir sobre el 
hecho de que el significado no es «una cosa» sino una representación psíquica de la «cosa»; este 
carácter representativo es un rasgo pertinente del signo y del símbolo (por oposición al índice y a la 
señal) ; el mismo Saus-sure, al emplear el término concepto para designar el significado, señaló 
claramente su naturaleza psíquica: el significado de la palabra buey no es el animal buey sino su 
imagen psíquica (esto es importante para seguir la discusión sobre la naturaleza del signo).   
 
En emiología la situación no podría ser esencialmente distinta, ya que, en la medida en que son 
significantes, los objetos, las imágenes, los gestos, etcétera, remiten a algo que no puede ser dicho 
más que a través de ellos, con la única salvedad de que el significado semiológico puede ser asumido 
por los signos de la lengua.(Barthes, 1970) 
 
3.4. El fuego y la llama 
 
Visto desde la concepción técnica,  física, convencional, el  fuego es un fenómeno físico - químico que 
se caracteriza por el desprendimiento de luz y calor, producido por la combustión de un cuerpo. Para 
que el proceso de la combustión se inicie y pueda continuar deben estar presentes, manteniendo entre sí 
una adecuada proporción, tres elementos: Combustible, oxígeno y calor. 
 
Se puede decir que haya presencia de fuego desde el momento en que aparece un vestigio, una llama 
por lo que la llama se define como el medio gaseoso en el que se desarrollan las reacciones de 
combustión; aquí es donde el combustible y el comburente se encuentran mezclados y en reacción.  
La llama puede adoptar diferentes formas, según el medio técnico, y también la forma del quemador.  
 
Visto desde una óptica filosófica o artística, para Gastón Bachelard (1975) en su obra “La llama de una 
vela” La llama (fuego) es, entre los objetos del mundo que convocan el sueño, uno de los más grandes 
productores de imágenes. La llama obliga a imaginar. Ante una llama, en tanto se sueña, lo que un 
apersona percibe al mirar no es nada en relación con lo que se imagina. La llama lleva a los más 




Bachelard expresa que gracias a la llama, tomada como objeto de sueño, las más desvaídas metáforas 
llegan a ser realmente imágenes. En tanto las metáforas son, a menudo, más que traslación de 
pensamientos, en un afán de expresarse mejor, de decir de otra manera, la imagen, la verdadera 
imagen, cuando es vivida primero en la imaginación, cambia el mundo imaginado, imaginario. 
 
3.5. La escultura y el fuego 
 
El fuego, uno de los 4 elementos naturales, crea en cada persona sentimientos especiales y es utilizado 
en ocasiones para crear ambientes cálidos y emocionales. Visualizar las titilantes llamas de un fuego 
hogareño invita a disfrutar en paz de un momento excepcional con la mejor de las compañías. Mirando 
el fuego el artista es capaz de observar el vacío y la plenitud, lo etéreo y lo tangible, una idea firme y 
una forma que danza, cuando logra darse cuenta de algo en una de sus esculturas, inmediatamente cae 
en la cuenta que aquello que interpretó ya es inadecuado, es la belleza de su arte, que nunca lo deja en 
paz.  
 
Al igual que cualquier otra obra artística, cuando una obra está completa, pierde el interés. Esa es la 
razón por la que un artista no podría vivir sin estar continuamente creando, o dicho de otra manera, sin 
ese insaciable impulso de expresar lo que su alma exige que se manifieste. Las obras tridimensionales 
seducen, en ellas se aprecia una perfecta síntesis de diferentes lenguajes unidos por la fuerza del fuego, 
que sin exagerar las obras son a la vez escultura, dibujo, música, prosa y poesía. 
 
El investigador cree que experimentar las formas de la naturaleza en su  trabajo escultórico, es el más 
ideal, ya que gracias a esos volúmenes es posible jugar mucho con la forma y el vacío; ayudan a  la 
creación de su trabajo. Se ha tomado el fuego como un significante importante en la historia como 
purificador dependiendo en el lugar que se desarrolla su cosmovisión. 
 
3.5.1 La Identidad local y global 
 
Las identidades de los artistas plásticos se ven influidas por el cambio cultural, sea por los medios de 
comunicación, o el mercado, lo cuales  catalizarían, reforzarían y alargarían las tendencias de un 
modelo social dominante -el consumista-, habría una especie de influencia de los mismos en la 




En ese sentido, “(…) dentro de los límites del sistema mundial, el consumo es siempre un consumo de 
identidad canalizado por una negociación entre la autodefinición y el conjunto de posibilidades que 
ofrece el mercado capitalista (…).”(Friedman, 2001, pág. 166) 
 
A pesar de esta influencia, la identidad local no absorbe y asimila como una totalidad homogénea los 
modelos globales que le vienen de fuera, sino más bien genera su propia historia y escoge distintas 
fórmulas de cohesión y crecimiento individual y colectivo.  Es decir que el artista o creativo habita en 
una interacción permanente  con el ámbito que vive y se nutre de las relaciones cambiantes entre la 
subjetividad individual, el cuerpo y lo social, es decir, está  influido por la sociedad de masas, las 
diferencias (de raza, de clase, de edad, prácticas sexuales no normativas), etc., las  dinámicas entre lo 
local y lo global, lo individual y lo colectivo.  
 
Si bien en el proceso de construcción de la identidad, el surgimiento de las expresiones urbanas, los 
códigos de expresión corporal  juega un papel destacado y  además  el movimiento plástico con su 
heterogeneidad aporta una imagen del significado de ser o no artista plástico a fin de cuentas es  cada 
individuo quien la incorpora a su propia identidad según su propia evolución particular. Los individuos 
deciden qué hacer con sus propias vidas, como llevarlas, como comportarse, como pensar, como crear, 
como sentir inspiración, como vestirse, como actuar logrando un cierto tipo de libertad tanto del 
modelo de ser artista plástico. 
 
No hay un tipo específico de artista, como tampoco lo hay de ser individuo, cada persona debe ser 
valorado por ser como es y no como el símbolo de ninguna comunidad, es decir, que la gente es 
diversa,  encasillar a un joven resulta absurdo es posible pensar más bien en un universo de individuos; 
los jóvenes tienen rostros y vidas diversas y a todos ellos es imposible verlos bajo un mismo modelo 
homogéneo (Petit 2003: 261-262). Diríamos, que el artista plástico sería un sujeto actuante, que 
construye su identidad social en un proceso de actividad incesante, y es libre de establecer una propia 
reflexión sobre su identidad y tener la libertad de adherirse a los roles y valores que escoja (Dubet, 
1994).   
 
Diríamos, que el artista plástico sería un sujeto actuante, que construye su identidad social en un 
proceso de actividad incesante, y es libre de establecer una propia reflexión sobre su identidad y tener 
la libertad de adherirse a los roles y valores que escoja (Dubet, 1994); su obra y su lenguaje sería 




Desde su  obra esa suerte de microcosmos,  el artista plástico empieza a marcar una identidad 
multinivel propia respecto a los “otros” artistas plásticos s, de Quito, del Ecuador en una interacción 
cara a cara con “creadores” relacionados con la escultura. A través de  detalles en la obra: el material, 
la elaboración, el lenguaje, es decir se empieza asumir determinado estilo usando referentes globales y 
locales.  
 
La identidad de cada uno de los artistas plásticos variará según su ideología y según la persona misma, 
Si bien en el proceso de construcción de la identidad, los códigos técnicos de escultura juega un papel 
destacado y  además  el movimiento creativo con su heterogeneidad aporta una imagen del significado 
de ser o no  artista plástico a fin de cuentas es  cada individuo quien la incorpora a su propia identidad 
según su propia evolución particular. Los individuos deciden qué hacer con sus propias vidas, como 
llevarlas, como comportarse, como pensar, y con qué cantautor identificarse, logrando un cierto tipo de 
libertad tanto del modelo de ser artista plástico. 
 
 
3.6. Descripción de la obra 
 
La escultura en metal consta de tres piezas que representan al fuego, basada en una construcción,  
jugando con el espacio del piso por la cual no consta de una base.  
 
Gráfico 29. Desarrollo de la obra 
Realizado por: Juan Carlos Arguello 
 
La interrelación de las tres piezas se presta para  la observación del centro la cual forma una 
circunferencia en el centro, lo cual permite mirar un circulo formado por las tres figuras, cada una de 
ellas adquiere la forma de una gran incógnita (¿?), por lo que si se la pone rectas,  estas formas dan la 
sensación de un fuego en distintas direcciones. Si se las coloca libremente, cada una tiene distintas 





Gráfico 30. Desarrollo de la obra 
Realizado por: Juan Carlos Arguello 
 
La obra está inspirada por las formas orgánicas, utilizando los elementos naturales.  En este caso para 
realizar  el proyecto escultórico, existe una apropiación del fuego con la intención de expresar un 
mensaje profundo del ser, ya que el fuego refleja el alma del quien lo contempla. El fuego es uno de los 
elementos que, a través del tiempo, siempre ha fascinado  al ser humano.  Por lo que ofrece un 
espectáculo estético por sus  movimientos que nunca se repiten, por sus colores fugaces, por el calor 
que produce. Pero al mismo tiempo es una contemplación de respeto, hablando de un elemento 





Gráfico 31.  Obra en proceso 
Realizado por: Juan Carlos Arguello 
 
Esta contemplación del fuego  con distancia permite al 
ser humano de llegar a una forma de meditación. Es decir 
que le pone en un estado de relajación, de concentración. 
Este estado le permite que salgan sus pensamientos con 
calma. Así los puede analizar tranquilamente sin que sus 
emociones lo perturben. Es una manera de conocerse su 
mundo interior más profundo.  
 
Gráfico 32. Obra en proceso 




Parafraseando a Bachelard (1975), la forma poética de un sueño permite ceder a ese psiquismo dorado 
que mantiene d pieria la conciencia. Los sueños ante la vela transformarán  en  cuadros. La llama nos 
mi tendrá en esa conciencia de sueño que nos conserva despiertos. Uno se duerme ante el fuego pero 
no ante la llama de una vela… La llama es nacimiento fácil y muerte fácil. Por eso, en mi primer 
proyecto el metal tiene la función de un espejo. Y el ojo viene aquí para representar el alma que se está 




El segundo proyecto,  parte del mismo concepto, 
introduce dos personajes. El uno se encuentra atrapado en 
su mundo interior sentado al frente del fuego, 
encontrándose consigo mismo. Al contrario del otro 
personaje que se encuentra al frente de una  televisión. En 
la realidad estos dos maniquíes  representan un solo 
personaje, en dos momentos de su vida. 
 
Gráfico 33. Obra en proceso 
Realizado por: Juan Carlos Arguello 
 
La televisión es una ventana abierta sobre el mundo exterior, desde la cual recibe muchas 
informaciones sin tener el tiempo de pensarlas.    Que hacer de tantas informaciones, que llegan 
continuamente en este mundo moderno… Sin contar con el hecho que a menudo la televisión nacional 
no ofrece una visión objetiva de la sociedad. 
 
La  escena simboliza un tiempo esencial para un ser humano. Es decir la 
necesidad de no quedarse pasivo en frente de tantos datos, si no de 
desarrollar  la capacidad de analizarlos para tener su propio criterio 
sobre la realidad del mundo. Al contemplar el fuego llega este momento. 
 
Gráfico 34. Obra en proceso 























En esta investigación del organicismo quiero hacer un análisis de las formas orgánicas en el arte y en 
las formas de los proyectos realizados durante la carrera, los proyectos escultóricos que he realizado en 
madera, piedra, metal y cerámica, son realizados con formas con volúmenes orgánicos, ese es el punto 
de análisis por el cual mi tema de investigación es hacer un estudio completo de esta tendencia. 
 
La función del arte, la función original del arte, una de las más importantes es sanar. Ese es el oficio 
del arte. Lo que sana el arte son las emociones, eso es lo que sana y eso lo hace desde la antigüedad. En 
la tragedia griega presentaban actos de horror para sanar esas malas emociones y convertirlas a través 
de la catarsis en amor, en piedad, en solidaridad, eso es fundamental. Ahora el arte no cumple ese 
papel, pero ese es el rol, su esencia: ayudarnos a vivir mejor en este mundo de sufrimiento, de dolor, en 
este mundo que no es perfecto. 
 
El arte es algo humano, detrás de un artista siempre hay una persona. Entonces creo que hay que ir, 
justamente, al encuentro con el otro, y trabajar primero con sus propias resistencias, atacarlas, 
vencerlas y apoyarte en tus virtudes, representando la integridad, la creatividad, la libertad que cada 
persona tiene. 
 
Luego de describir mi historia de vida como note yo que la construcción de mi identidad como artista 
se ha visto influida por: el uso de las formas orgánicas en las artes plásticas destaca junto a los grandes 
nombres como Henry Moore, Brancusi, Giocometti, Jean Arp dentro de corriente como el 






Gráfico 35. Instalación Alma purificada 
Realizado por: Juan Carlos Arguello 
 
Luego de terminar la obra titulada: Alma purificada, durante el proceso de desarrollo llegue a las 
siguientes conclusiones. 
 
A nivel personal introduje dos personajes. El uno se encuentra atrapado en su mundo interior sentado 
al frente del fuego, encontrándose consigo mismo. Al contrario del otro personaje que se encuentra al 
frente de una  televisión. En la realidad estos dos maniquíes  representan un solo personaje, en dos 
momentos de su vida. 
La televisión es una ventana abierta sobre el mundo exterior, desde la cual recibe muchas 
informaciones sin tener el tiempo de pensarlas.    Que hacer de tantas informaciones, que nos llegan a 
cada rato en este mundo moderno… Sin contar con el hecho que a menudo la televisión nacional no 
ofrece una visión objetiva de la sociedad. 
La  escena simboliza un tiempo esencial para un ser humano. Es decir la necesidad de no quedarse 
pasivo en frente de tantos datos, si no de desarrollar  la capacidad de analizarlos para tener su propio 
criterio sobre la realidad del mundo. Al contemplar el fuego llega este momento ¡ 
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A nivel profesional el arte es inherente al ser humano, todos somos artistas y, al activar nuestros 
propios canales de expresión y construir espacios de creación, crecemos y crece el mundo. Embebidos 
de arte, el mundo sería más distinto, más humano y más bello. El uso de elementos como el erotismo y 
las formas orgánicas me permitieron el desarrollo de mi creación en las formas de mis esculturas en 
distintos materiales como la madera, piedra y metal. 
 
 
Gráfico 36. Instalación El alma del fuego a través del tiempo y el espacio 
Realizado por: Juan Carlos Arguello 
 
Luego de terminar la obra titulada, El fuego a través del tiempo y el espacio, durante el proceso de 
desarrollo llegue a las siguientes conclusiones 
A nivel personal, esta contemplación del fuego  con distancia permite al ser humano de llegar a una 
forma de meditación. Es decir que le pone en un estado de relajación, de concentración. Este estado le 
permite que salgan sus pensamientos con calma. Así los puede analizar tranquilamente sin que sus 
emociones lo perturben. Es una manera de conocerse su mundo interior más profundo.  
Por eso, en mi primer proyecto el metal tiene la función de un espejo. Y el ojo viene aquí para 




A nivel profesional se rompe la secuencia racional de planificación, en la que se trabaja solamente el 
hemisferio izquierdo de nuestro cerebro y se sugiere empezar creando. El arte toca nuestro interior, y 
después ese punto de partida podemos producir algo, dejar que un torbellino de actividades surjan y 
compartirlas con el colectivo. 
 
El uso de elementos como el erotismo y las formas orgánicas me permitieron que nazcan las 
metáforas, a menudo, más que traslación de pensamientos, en un afán de expresar mejor, de decir de 
otra manera, la imagen, la verdadera imagen, cuando es vivida primero en la imaginación, cambia el 
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